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ausgeprägter für mehrschichtige filmische Entwürfe, die ihre Deutung eben nicht 
im Rahmen von vorgegebenen stilistischen und inhaltlichen ‚Cues‘ (im Sinne 
David Bordwells) kausal determiniert zulassen, also all jene Werke, die der US-
Wissenschaftler dem Feld des ,art house cinemas’ zurechnen würde. Dass auch 
diese narrativen (und in der Regel linearen) Angebote eine Freiheit der Rezeption 
ermöglichen – freilich eine kognitive, keine auf den realen Raum bezogenen Ent-
weder-Oder-Opposition –, ist in dieser Vereinfachung ebenso wenig enthalten, 
wie das sicherlich in der Forschungslandschaft zur Genüge diskutierte narrative 
Potential von Spielen (nicht nur am Computer), so dass es rein spielerische Ange-
bote zumindest in Bezug auf audiovisuelle Bedeutungsangebote kaum gibt. Das 
Hauptfazit der Autorin, nämlich dass latent offene und mehrere Möglichkeiten 
zulassende Medienangebote auch eine erhöhte Involvierung des Rezipienten bedin-
gen können, ist damit so neu nicht, da gerade bei den erwähnten  uneindeutigen 
oder unzuverlässigen Texten die Rolle des Zuschauers als Moderator zwischen 
dem Vollzug des Vorgegebenen und einer aktiven Bedeutungsproduktion schon 
vor Jahren diskutiert und theoretisch systematisiert worden ist.  
Florian Mundhenke (Leipzig)
Susanne Kaul, Jean-Pierre Palmier: Stanley Kubrick: Einführung in 
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Ein recht schmales Bändchen als Einführung in ein so komplexes Œuvre wie 
das, welches Stanley Kubrick hinterlassen hat – das lässt nicht eben Bedeutendes 
erwarten. Und dennoch überraschen Kaul und Palmier mit genauen Beobach-
tungen an den einzelnen Filmen, die zwar nicht unbedingt neue Erkenntnisse 
zeitigen, aber durchaus als intensiver Einstieg in das Universum Kubricks für 
(noch) nicht Eingeweihte gelten dürfen. Die Leitthese, von der die Autoren ausge-
hen, beschreibt Kubricks Hauptwerk damit, „dass das Audiovisuelle den Vorrang 
hat gegenüber der im Drehbuch erzählten Geschichte.“ (S.10) Leider wenden die 
Autoren diese These nur auf die Filme ab 2001 – A Space Odyssey (GB/USA 1968) 
an, denn „[d]ie Filme ab 2001 sind nicht weniger eindeutig und stringent erzählt 
als Kubricks frühe Filme – nur sind sie eben spezifisch filmisch erzählt [...]”. 
(S.10) Entsprechend werden die Filme bis einschließlich Dr. Strangelove or: How 
I Learned to Stop Worrying and Love the Bomb (GB 1964) nur recht kursorisch 
behandelt. Das spätere Werk wird in der Folge nach einer immergleichen Struktur 
besprochen: 1. Handlung und literarische Vorlage, 2. Produktion und Rezeption, 
3. Inhaltliche Analyse, 4. Audiovisuelle Analyse und 5. Szenenanalyse. 
Die Analysen von Handlungen konzentrieren sich in einer Weise um Abwei-
chungen Kubricks von den entsprechenden Vorlagen, dass der Eindruck entsteht, 
es gehe den Autoren eher um die Verfilmungsthematik als um Kubricks Aneignung 
354 MEDIENwissenschaft 3/2011
eines bestimmten – vorexistenten, na gut – Stoffes. In „Produktion und Rezeption” 
erzählen sie häufig nur peripher bedeutsame Einzelheiten aus der preproduction; 
eine aussagekräftige Rezeptionsanalyse fehlt durchgängig. Die Inhaltsanalysen 
zeugen von einer intensiven analytischen Auseinandersetzung der Autoren mit 
den Filmen, die gleichwohl über die Beschreibung der in der Kubrick-Literatur 
bereits häufig hervorgehobenen Stilmittel des Regisseurs – seine Vorlieben für 
Spiegelmotive, Bildsymmetrie, lange Kamerafahrten sowie einen „Musikein-
satz nach streng dramaturgischen Gesichtspunkten” (S.92) – erwartungsgemäß 
nicht hinausgeht. Gleichwohl bemühen sich die Autoren in ihren ‚Audiovisuellen 
Analysen’ um eine intensive Ausdeutung der musikalischen Elemente, was in 
der Filmliteratur nicht allzu häufig zu beobachten ist, vor allem nicht in Studien 
einführenden Charakters. Hier zeigt sich überdies eine bemerkenswerte Kenntnis 
der klassischen sowie popkulturellen Musikliteratur. Die Analysen ausgewählter 
Szenen schließlich sind meist recht deskriptiv gehalten und im Ertrag überwiegend 
überschaubar.
Ebenso ungewöhnlich an einem Einführungsband sind die ausführlichen Kom-
mentare zu Kubricks nicht realisierten Projekten Napoleon, A.I. und Aryan Papers, 
was andererseits diese Projekte fast auf eine gemeinsame Ebene mit den doch 
immerhin realisierten Filmen der sog. Frühzeit zu heben scheint.
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Die seit 2006 erscheinenden Film-Konzepte widmen sich sowohl Werken renom-
mierter Filmregisseure als auch berühmten Schauspielern und Heldenfiguren des 
zeitgenössischen Kinos. Der aus Polen stammende Roman Polanski (Jg. 1933), 
seit den frühen 60er Jahren in Polen, Westeuropa und den USA als Regisseur 
und Schauspieler wirkend, verkörpert und versinnbildlicht eine Generation von 
osteuropäischen Filmschaffenden, die bedingt durch Kriegsereignisse, rassisti-
sche Verfolgung und die Konfrontation mit den staatssozialistischen Behörden in 
ihren Werken eine spezifische Poetik entwickelt haben. Psychisch geprägt durch 
seine Flucht vor den nationalsozialistischen ‚Häschern’, entwickelte der damals 
zehnjährige Roman Wilk, so sein jüdischer Name, ein tief wirkendes Mitgefühl 
für „Unschuldige im Würgegriff der Gesellschaft, der politischen Verhältnisse 
und ihrer Büttel.“ (S.3) Was Thomas Koebner mit dem Blick auf das frühe und 
mittlere Schaffen Polanskis unter Verweis auf Nóż w wodzie (Messer im Wasser, 
1962), Repulsion (Ekel, 1965), Cul-de-sac (Wenn Katelbach kommt…, 1966) und 
Le locataire (Der Mieter, 1976) als eine Konzentration auf Opferfiguren wertet, 
schließt andere wesentliche Aspekte im späteren Werk nicht aus. Es handelt sich 
